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LA PRESENCIA DE LA MORT EN L'ART 
CONTEMPORANI 
Gloria Picazo 
Josep Ferrater Mora, en parlar de la mort, diu que 
una historia de les formes que sobre la meditació de 
la mort s'han anat produint al llarg dels segles, podria 
coincidir amb una historia de la filosofia, perque la 
preocupació determinant de nombrosos sistemes 
filosofics ha estat el problema de la mort. Aquí podria 
afegir-se una coincidencia amb la historia en general, 
i també concretament amb la historia de l'art. 
La reflexió sobre la mort va lligada a conceptes 
tan fonamentals com el de la supemivencia i el de la 
immortalitat, la qual cosa fa que cap practica artística 
pugui eludir-ne gaire temps el qüestionament. 
Amb l'arribada del s. XX, els constants trenca- 
ments artístics han fet que la mort hagi estat 
analitzada des de visions f o r ~ a  diferenciades. Els 
romantics la relacionaven amb el sentiment tragic de 
la naturalesa; els decadentistes de fi de segle feien anar 
junts mort, erotisme i bellesa femenina; i ja en ple s. 
XX, un poeta surrealista com Jean Cocteau, en el seu 
((~rfeu>)i la feia apareixer com una dama negra 
acompanyada de dos motoristes endolats i un aparell 
de radio. A partir d'aquí, la ((intrusa)), com anomena- 
va Maurice Materlinck la mort, ha estat analitzada 
des de poetiques artístiques molt diverses; tan diverses 
com les diferencies que la humanitat comporta en ella 
mateixa. 
Elogi del suicidi artístic 
A ((Biathanatos o l'elogi del su'icidb, l'escriptor 
Vicen~  Altaió al.ludeix al su'icidi comes per poetes i 
artistes; en molts d'ells, la seva propia mort fou el pas 
següent al sujicidi de la seva obra poetica o artistica: 
((El sui'cidi és un mitja de selecció. Se su'iciden aquells 
que no tenen la quasi universal covardia de lluitar 
contra certa sensació d'anima tan intensa que s'ha de 
prendre, fins a nou avis, per una sensació de 
veridicitat. Únicament aquesta sensació permet d'ac- 
ceptar la més versemblantment justa i definitiva de 
les solucions: el suicidb. 
El nombre d'artistes su'icides des de les darreries 
del segle passat, és una llarga llista que s'iniciaria amb 
Vicent Van Gogh i podria seguir, per exemple, per 
Carles Casagemes, I'amic de Pablo Picasso que se 
su'icida per amor i que Picasso recollí en diverses teles 
i dibuixos. A aquests podnem anar afegint noms, pero 
aquells que més ens interessen són aquells l'agonia 
dels quals s'inicia ja amb el lent suicidi de la seva 
practica artistica. Són artistes com Jackson Pollock, 
Mark Rotko, Piero Manzoni o Rudolf Schwarzkogler, 
l'obra dels quals aconseguí el seu punt més algid quan 
més s'apropava el seu final. Jackson Pollock, artista 
clau en l'evolució de l'expressionisme abstracte 
nord-america, fou absolutament radical en els seus 
plantejaments pictorics, fins al punt de convertir la 
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realització d'un quadre en un succés, en una accio 
pictorica. La seva agosarada existencia pictoria el 
mena a una mort tan freda com la que escolli Andy 
Warhol per a les seves pintures serigrafiques: un 
accident automobilístic; fortu'itat o premeditació? 
Mark Rotko, un altre artista nord-america d'ori- 
gen rus, igual que Pollock, porta la practica pictorica 
a les darreres conseqüencies vivint la vida en el risc 
que comporta l'apassionament per ella i per l'art. La 
seva pintura, a la manera del desencant i de 
l'inconformisme de la generació beat nord-america- 
na, mostra un lent procés d'enfosquiment lligat al 
desencis que el conduí al su'icidi. El murals realitzats 
per la capella Houston (1964-67), que foren inaugu- 
rats un any després de la seva mort, evoquen 
mitjan~ant el vermell i el negre la seva creenqa en la 
vida i en la mort com a conseqükncia ineluctable i 
alhora desitjada. L'existencia final de Rotko estigué 
marcada pel negre, el negre com a estadi Últim d'una 
gamma de colors darrera la qual només hi ha el buit 
i el no-res, i per I'horitzontalitat de la natura que, 
com als romantics, li servi per reflectir estats 
meditatius de l'esperit. 
no s'hagués realitzat des del punt de mira artístic; 
d'envasar els propis excrements com a producte 
artístic; o construir una base per situar-hi el món al 
damunt i convertir-10 en obra d'art. La follia i la 
impotencia del demiürg davant la realitat del propi 
món li comportaren l'autoaboliment d'aquesta vida. 
RudolfSchwarzkogler, artista austríac component 
del grup vienes que practica el body art o art corporal 
durant la decada dels setanta, ha esdevingut un 
exemple clau de radicalitat i de portar la practica 
artística fins a la immolació. Schwarzkogler morí als 
vint-i-nou anys a conseqii&ncia d'una accio durant la 
qual es va amputar el penis. Amb la violencia i la 
profanació del propi cos, Schwarzkogler realitza una 
mena de su'icidi ritual en el qual el cos de l'artista 
esdevingué ofrena i desencis alhora. 
D'altres artistes, com el també nord-america Ad 
Reinhardt, intentaren provocar el su'icidi de la 
pintura en pintar la darrera pintura possible. Amb les 
seves monocromies negres, Reinhard propiciava la 
mort ineludible de l'art tot pretenen aconseguir noves 
vies de modernitat. 
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Piero Manzoni, lligat al grup dels nous realistes 
europeus que emprengueren un camí paral.le1, pero 
summament diferent als del pop nord-america, es 
su'icida I'any 1962 després d'haver intentat sacralitzar 
artísticament una persona viva convertint-la en una 
escultura; de pretendre fer la línia més llarga que mai 
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Formalismes funeraris 
Els formalismes funeraris han anat apareixent en 
gran nombre de propostes artístiques al llarg de la 
historia de l'art. Si durant els primers segles de la 
nostra era eren entesos com a culte i estretament 
vinculats al fet religiós, la revisió que en ocasions se 
n'ha fet des del prisma de l'art contemporani, ha 
donat exemples de treballs artístics lligats a les formes 
externes que comportaven aquests rituals. 
Així doncs, hi ha tot un seguit de treballs que 
acudeixen al tema de l'estela com a monument 
funerari monolític. És el cas en forma forqa generalit- 
zada dels artistes bascos, especialment d'escultors 
com Eduardo Chillida, Néstor Basterrechea i Jorge 
Oteiza, profundament arrelats en la tradició mitologi- 
ca del País Basc, i que han emprat l'estela com a 
forma escultorica monolítica i essencial, i alhora com 
a ofrena i commemoració. En el cas de Chillida serien 
les seves esteles dedicades a Salvador Allende (1974), 
Agamemnon (1982) i a Goethe (1982), entre d'altres, 
que revelen el seu respecte per aquests personatges. 
Pel que fa a Basterrechea, la seva escultura s'interessa 
des del 1975 per una introspecció en les arrels del seu 
poble, per interpretar des de la seva escultura ales 
idees implícites en els nostres primers gestos de 
tribu)), segons ell mateix diu; les esteles funeraries 
discoides han estat un dels seus maxims elements de 
reflexio. Quant a Jorge Oteiza, allunyat del tema si es 
mira des d'una manera formalista, pero proper pel 
que fa al caracter de remembran~a funeraria, empra 
l'estela en I'escultura realitzada I'any 1973 per 
recordar la proximitat a Bilbao de la central nuclear 
de Lemóniz. 
Molts altres artistes han acudit al tema de l'estela 
funeraria fent-hi al.lusió des d'una perspectiva con- 
temporania. Aquest és el cas de l'artista francesa 
Noelle Tissier, per a qui I'estela és una forma 
escultorica que comporta un posit de temps, que són 
el conjunt d'estrats en diversos materials que confor- 
men les seves esteles, alhora que presenten una 
reflexio sobre la veritat i la falsedat dels materials, la 
qual cosa implica també una reflexio sobre la vida i 
la mort. 
D'altres formes d'enterrament han estat re-utilit- 
zades per artistes actuals, com en el cas de l'artista 
catala Gabriel, que partí de la idea de túmul com a 
cobertura artificial d'un enterrament. En el seu cas, 
el treball ((Túmul>> del 1983 esta constniit mitjanqant 
tres murs realitzats amb formes triangulars de plastic, 
plenes d'aigua, a manera d'intangibles murs ciclopis. 
Aquests murs tanquen un espai físic, una mena 
d'habitat emocional, segons ell mateix diu, que 
permet a I'espectador de ser observador de la realitat 
a partir de les imatges enterbolides per l'aquositat. 
Albert Girós pren la cista com a enterrament i 
aixopluc de cendres, tot tenint present la disposició 
arquitectonica quadrangular i laberíntica de les lloses 
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petries. Les cendres de Girós provenen del seu propi 
passat: dibuixos, notes, cartes, etc. i per a ell, la cista 
esdevé un monument funerari d'autoreflexió. 
Les urnes funeraries de Rufino Mesa, reunides 
sota el títol <<Urnes per a un continent llatí)) i 
realitzades en ceramica, són instal-lades damunt 
d'unes estructrues de ferro acompanyades de teles 
negres per incidir en el to funerari. El seu treball 
intenta un apropament a les tradicions mediterranies 
més ancestrals i la figura del brau esdevé en la seva 
obra la potencia subjacent de la mort. D'un punt de 
vista absolutament diferent parteix el treball de 
col.leccionista realitzat per Josep Maria Joan i Rosa 
l'any 1980. Sota el titol ({Descansa en pau. Símbols i 
ritus, objectes funeraris)>, recollí prop d'un centenar 
d'objectes i documents estretament relacionats amb 
el ritual de la mort, sota la concepció de llibre 
d'artista. Des d'ex-libris a clauers publicitaris d'una 
fabrica de taüts, des d'esqueles a ornamentacions de 
taüt, des de les mitjes negres de dol als alfabets en 
paper per posar les inicials damunt del taüt, tot té 
cabuda en aquesta publicació que té com a finalitat 
d'escorcollar el ritual de la mort des del punt de vista 
d'aquell qui gosa ironitzar sobre ritus i tradicions 
mortuories. 
La M com a lletra inicial de la paraula mort ha 
esdevingut un símbol per a poetes i pintors. J. V. Foix 
a ((Croniques de I'ultrason)) relata l'aparició d'una 
co1ossal lletra M majúscula fluctuant per un paisatge 
i que amb aire hostil s'apropava als seus observadors 
desconcertats i temorosos. Imatges poetiques molt 
properes a obres com GM)) dlAntoni Tupies, realitza- 
da I'any 1960, en la qual molts crítics, entre ells 
Alexandre Cirici, hi han vist una insinuació de la 
mort. A part, múltiples especulacions han estat fetes 
sobrc el sentiment primordial, entes alhora com a 
finalitat ultima, que embarga en general l'obra 
d'Antoni Tapies, i molt especialment els seus murs 
silenciosos. 
El tractament de la mort en cultures europees 
El sentiment tragic de la vida, vist des de la 
perspectiva de la mort amb un marcat accent religiós, 
caracteritza sensiblement la pintura barroca de tot 
Europa. La religiositat, passada pel sedas de la por i 
Ihdvertencia apocalítica, fou reflectida per la pintura 
de Guido Reni, i molt especialment pel tenebrisme 
dels italians Caravaggio i Luca Giordano i dels 
espanyols Francisco Ribalta, José de Ribera i Juan de Antoni Tapies Valdés Leal, entre molts d'altres. El tarda barroc ccM,, (1960) 
cspanyol del s. XVII troba en aquests pintors i en Procediment mixt sobre teia 
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Martinez Montaííés, la via per transmetre aquest 
sentiment. Valdés Leal, de l'escola sevillana, pinta 
dues de les obres més punyents del moment, ((El 
triomf de la mort)) i ((Fi de la gloria del món)), en les 
quals amb el realisme més cruel, posa de manifest el 
seu sentiment mes pregon sobre la mort. 
Ja en el s. XIX, amb els avatars romantics, el 
sentiment tragic de la mort s'afianqa de nou a partir, 
per exemple, d'obres com ((L'illa dels morts)) dYAr- 
nold Bocklin. La mort ana aleshores vinculada 
estretament al paisatge, als sentiments que desperta 
la naturalesa, i de manera molt especial a la 
decrepitud que comporta l'evidkncia de la rui'na. I la 
mort, com en 1'Antic Egipte, es torna a veure com un 
viatge de l'esperit cap a mons desconeguts. 
Dins d'aquesta tradició forjada al llarg dels segles, 
la pintura europea del vuitanta ha regirat sovint en 
el passat d'aquesta tradició per enllaqar-la amb 
preocupacions contemporanies, que troben una afini- 
tat immediata, perquk connecten amb la reflexió que 
l'home mai no ha deixat de fer sobre la seva propia 
existencia. El grup de pintors de la transavantguarda 
historia conflueix en aquest sentit més popular, 
religiós i fetitxista. 
Anselm Kiefer ofereix punts de vista semblants, 
pero des de l'optica germanica. En aquests moments 
esta considerat com un dels pintors mes significatius 
del jove art alemany, especialment per furgar en un 
passat historic que la mateixa Alemanya preferia 
silenciar. Kiefer recupera la tradició historica, deci- 
deix revisar l'herencia alemanya a partir, per una 
banda, dels principals herois mítics romantics, 
concretament poetes, i per l'altra, d'una simbologia 
d'arrels religioses i bíbliques: serpents, angels, queru- 
bins, arquitectures fantastiques, mars bíblics, paisat- 
ges devastats, etc. Tots ells, sota els rastres de 
l'agressió pictorica que Kiefer utilitza en cremar parts 
de les seves pintures com a immolació i com a 
purificació, fan al-lusió encoberta a la lluita de 
l'home. 
En el cas de l'artista catala Frederic Amat, la seva 
pintura, a partir de comenqaments dels anys vuitanta, 
explora una simbologia ritual que té com a punt de 
partenqa les propies arrels mediterranies. La sQie 
italiana reprenen aquesta tradició italiana del barroc, 
reflectint en les seves pintures la reflexió sobre 
l'home, deixant entreveure el fort pes que la religió 
ha tingut en el pensament de la humanitat. Enzo 
Cucchi, Nino Longobardi i Francesc0 Clemente 
serien els exemples més tangibles d'aquest fet, i potser 
en el cas de Cucchi el tenebrisme mediterrani encara 
és més evident que en els altres dos. Com diu el seu 
ideoleg, Achile Bonito Oliva, en la seva pintura ((el 
drama, el mite i la tragedia es converteixen en motiu 
d'un exercici creatiu que reuneix diversos motius que, 
entrella~ant-se, esquincen sense cap pathos el clímax 
que tradicionalment acompanya aquestes categories)). 
Així doncs, el posit de la tradició pictorica es mescla 
amb el posit de la memoria popular col.lectiva, la 
qual cosa vol dir que la seva visió culturalista de la 
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sobre el minotaure incideix en el ritual de sang que 
suposava el seu tancament en el laberint; la serie de 
les ofrenes exposa aquest sentiment crítpic i dramatic 
de l'existhcia humana, la qual cosa encara és molt 
més evident en les obres que el tenen a ell mateix com 
a protagonista: la mort vista de prop, sentiments 
interioritzats que menen a l'autoimmolacio i a 
esdevenir, ell mateix, ofrena. 
EL ritual pop de la mort 
Després de més d'una decada d'abstraccionisme 
nord-america, i dins els canvis fluctuants que l'art 
contemporani ha anat demostrant al llarg d'aquest 
segle, el pop va irrompre a finals de la decada dels 
anys cinquanta d'una manera fugissera, potser perque 
no interessa gaire la seva ambigüitat. El pop recupera 
de la societat tot al10 que de més trivial possei'a, 
l'objecte de consum més habitual, com una ampolla 
de Coca-Cola, un pot de sopa Campbell o un paquet 
de detergent; alhora també rescata imatges del món 
dels mass-media, tot aprofitant-se del llenguatge dels 
comics i del periodisme fotografic. 
És a partir de l'adopció d'aquest codi visual ali& 
al món de les arts plastiques que es defineix una 
estetica pop; una estetica que es nodrí del dramatisme 
d'unes imatges fotografiques amb la mateixa fredor, 
distanciament i ambigüitat amb les que Claes 
Oldemburg feia les seves descomunals hamburgueses 
toves i Roy Lichtenstein ampliava minuciosament 
vinyetes de comic. L'any 1969 Robert Rauschenberg 
realitza una drie de collages amb impressions 
serigrafiques a partir de trossos de diari que venien a 
posar de manifest nous rituals de la mort: alguns dels 
seus títols eren ((Nous assassinats rituals>> i ((Bombar- 
degem el jetu. La mort vista des d'una perspectiva de 
la quotidianitat,mostrada des de l'evidencia imperter- 
rita de les propies imatges. 
Pel que fa al maxim representant del pop art, 
Andy Warhol, també utilitza durant els anys seixanta 
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mitjan~ant procediments serigrafics damunt la tela, 
contribui'en a la fredor i al distanciament amb que 
són utilitzades, la qual cosa s'incrementava amb la 
presentació repetitiva de la mateixa imatge. Malgrat 
la defensa que Warhol sempre féu de la neutralitat i 
de la manca d'implicació de les seves imatges, el cert 
és que el corpus de la seva pintura revela una drie 
de constants: la violencia, la mort, la fama i el diner, 
entesos tots ells com a formes d'exercir moltes menes 
de poder. A ((Desastre en blanc i negre>> de l'any 1963 
prengué la imatge d'un accident de cotxe, repetint-la 
insistentment per damunt de tota la tela; el mateix 
féu amb una execució a la cadira electrica, posant així 
de manifest els nous rituals de la mort, que la societat 
contemporania promou encobertament. 
Epíleg vital: Joseph Beuys 
Joseph Beuys, mort recentment a Alemanya, ha 
estat un dels artistes més significatius, no sols en el 
desenvolupament de l'art del seu país, sinó en la 
concepció de noves formes de practicar i entendre la 
practica artística i els nous processos de comunicació 
amb la societat. 
La presencia de la mort en l'obra de Beuys estigué 
determinada per tot un seguit de referencies autobio- 
grafiques que es repetiren insistentment, pero de 




imatges extretes dels mitjans de comunicació, les ({La mort i lajove)) (1955-8) 
quals, malgrat el seu extremat dramatisme, s'adequa- a llapis 
ven sense problema a un llenguatge plbtic que per 7-54 x 26,l cm 
habitual i repetitiu perdia bona part del seu impacte 
dramatic. Les imatges d'accidents automobilístics, de Una mort que no tenia un fi en ella mateixa, sinó 
cadires elkctriques i d'explosions atomiques d'Andy que era generadora de nova vida: les al.lusions a la I1 
Warhol, tretes de diaris i revistes i reprodu'ides Guerra Mundial, en la qual va combatre a les ordes 
de les forces airies alemanyes, la incorporació 
d'objectes i materials en les seves instal.lacions, com 
ara el feltre i la grassa, són records enterbolits de la 
mort sota els efectes de la malaltia i la conseqüent 
terapia, quan caigué ferit en territori tartar després de 
ser abatut l'avió que pilotava. A ((Darrer espai)), 
instal-laci6 presentada a París l'any 1982, Beuys 
incorpora el retrovisor del cotxe que fou espectador 
immutable d'un accident automobilístic que Beuys 
patí durant els anys seixanta. El mirall com a reflex, 
com a presincia muda, com a observador de la mort, 
que li va permetre posteriorment una nova reflexio 
sobre la vida. D'altres treballs, com ara la vitrina 
((Auschwitz)) del 1959 fan una al.lusiÓ a la mort des 
del rebuig de la guerra, a la injustícia social i al 
menyspreu per l'ésser huma. 
La predncia de la mort sota el prisma de la 
creació artistica, és, doncs, un fet que sovint es 
repeteix, perqui, per damunt de tot, l'artista és un 
ésser huma que es qüestiona la seva existencia. La 
reflexió sobre la mort pot abastar .un ventall ampli de 
possiblitats artístiques -aquí sols n'hem revisat 
algunes-, pero el cert és que en el fons de la qüestió 
es troba l'home-artista enfrontant-se a una reflexio 
artistica que comporta una reflexió sobre l'existencia 
humana, entesa aquesta des dels seus dos pols 
oposats: la vida enfront de la mort, i la mort enfront 
de la vida, com va fer Joseph Beuys al llarg de la seva 
carrera artística. 
ABSTRACT 
The Presence of Death in the Contemporary Art 
The contemplation of death is related to such 
fundamental concepts as that of survival and immor- 
tality which makes it that no artistic form can always 
evade the question. With the arrival of the 20th 
century, the constantly changing artistic currents 
have caused the idea of death to be analyzed from 
many different views. The romantics related death 
with the tragic feeling of nature; the decadents of the 
end of the century associated death with eroticism 
and feminine beauty. Well into the twentieth century 
the surrealist poet, Jean Cocteau, in his Orpheus 
represented death as a black woman accompanied by 
two motorists in mourning and a radio. From then 
on, the (cintruder)), as Maurice Materlink called 
death, has been analyzed in very different poetic 
forms, as divers as the same differences that humanity 
itself innately has. 
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